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doble lectura. Así, Sert, medio siglo de arquitectura, se pre-
senta como lo que en la tradición francesa se entiende
por un catálogo razonado, y en la anglosajona como
obra completa. De nuevo con estructura tríptica, en la
que los tres bloques geográficos y cronológicos Barcelona,
Nueva York y Cambridge se transforman en esos lugares de
la acción que ya Rovira había explorado. Un recorrido
lineal y exhaustivo por la producción del arquitecto,
recuperando proyectos olvidados, insistiendo en aque-
llos que trascendieron su obra. Como si desde la fisici-
dad y el entorno de cada uno de ellos se pudiera cons-
truir un nueva historia, autónoma, disciplinar. 
Y al recorrido lineal se le yuxtapone otro de diagonal,
aquél que permite trazar fugas intencionadas, cualificar
la figura de Sert, como si del anverso y reverso de una
misma cara se tratase. Sert y... se presenta como el lugar
donde emprender las relaciones del arquitecto con el
GATCPAC, el arte, los CIAM, la teoría de la ciudad, la
enseñanza, etc. Todos aquellos temas que a la largo de
una vida generan discurso, arman una teoría, producen
un proyecto intelectual, justifican una existencia útil al mundo.
Desde la complementariedad del doble recorrido en
la monografía, la exposición celebrada en la Fundación
Miró plantea de nuevo un jirón, descubrir dos realidades,
aquellas visibles y aquellas invisibles a los ojos del visi-
tante. Dividida a partir de los tres bloques geográficos
que estructuran el catálogo, y un primero, viajes senti-
El trabajo de Sert ya había sido presentado en más de
una ocasión despojado de cualquier atributo. Bastlund y
Freixa, antiguos socios y colaboradores del arquitecto,
nos habían ofrecido dos modos de aproximación en el
que los proyectos se explicaban visualmente desde ellos
mismos, desde la autonomía del objeto propia de las
obras de arquitectura que se reconocen sólo desde su
lugar. Pero al mismo tiempo, sus cualidades iban llegan-
do. Sert y el Mediterráneo, Sert, arquitecto en Nueva York,
entre muchas otras, ofrecían, desde la yuxtaposición de
sus calificativos, lecturas paralelas de ciertos periodos de
la producción de Sert. 
No sería hasta la monografía de Josep M. Rovira,
cuando, vida, obra y tiempo se entremezclaron, alum-
brando la figura del arquitecto en la fortuna transeúnte
del Movimiento Moderno. Un estructura tríptica presen-
taba la segunda y  tercera parte del libro -"Mediterraneo"
y "Negli Stati Uniti di America"- como variaciones de un
primero y pieza central de la monografía, "Nella città
funzionale". Una preposición que nos introducía en cada
uno de los campos de batalla ideológicos que el autor
presentaba: "en" la ciudad funcional, "en" el mediterrá-
neo, "en" los USA. A fin de cuentas, en el espacio de la
teoría y la acción, ese que permitía enmarcar al persona-
je en su ser en el tiempo.
Con tales antecedentes, imposible resultaba el enfo-
car una nueva monografía sobre Sert sino desde una
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mentales, los términos objeto-sujeto de la mirada se
someten a una constante revisión. 
En el primer estadio, oculto, un Sert vigía de cada una
de las instantáneas que se suman a lo largo de su vida,
cubre la totalidad de un cuarto oscuro en el que la borro-
sa figura del arquitecto parece teñir de melancolía cada
uno de los fetiches iluminados. Aquello que dotaba de
atributos a cada uno de los interiores modernos que él 
fotografiaba.
Tras abandonar el primer estadio, el del recuerdo, la
Fundación se transforma en el interior vacío necesario
para mostrar, desde un edificio del arquitecto en el pre-
sente, su obra completa. Otra clase de cuarto oscuro.
Desnudo, despojado de cualquier soporte físico en su
pared, únicamente las proyecciones visuales móviles de
aquellos proyectos considerados clave en la trayectoria
del arquitecto, el edificio se transforma en una pieza más
de la exhibición. En nuevo objeto de visión que perma-
necía invisible. Únicamente iluminado artificialmente
por los soportes en los que se presenta la obra. Mesas de
luz o altares para las maquetas, diseñados desde aquellos
elementos de la construcción, como andamios o redon-
dos de acero, que finalmente parecen condenados a la
penumbra de lo oculto y provisional.
Fue Zevi el primero en remarcar el carácter monacal
del edificio, desde su patio cerrado y su torre octogonal.
Conocido es, por todos, la profunda contradicción desde
la que Sert planteaba algunos de sus proyectos.
Conventos en Francia y Harvard abiertos al exterior y
museos en Barcelona negando la realidad de esa
Barcelona franquista visible desde la montaña de
Montjuïc. Transformándose, como los hacen los pingüi-
nos, animales que Sert cita en alguna ocasión como
ejemplo de adaptación a un entorno hostil.
Como un pingüino, que la exposición que nos ocupa
acuda a las enseñanzas del arquitecto no hace más que
recordar que la Fundación fue ideada años atrás como
un lugar sagrado, un objeto en constante transforma-
ción. Como el catálogo que la recoge. Como el edificio
que la contiene por unos meses. Un espacio en el que
todo puede volver a empezar, ir hacia la arquitectura y el
arte, sin desfallecer, Ins Leere Gesprochen, aquello que
siempre quisieron Sert y Miró.
Carolina B. García
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Con la exposición y el catálogo "José Manuel Aizpúrua
fotógrafo. La mirada moderna", presentados en el
Museo Centro de Arte Reina Sofía a finales de 2004 y en
el centro cultural Tecla Sala en 2005, se da a conocer la
colección de fotografías realizadas por el arquitecto
racionalista vasco durante la década de los años 30 del
siglo pasado. J.M.Aizpúrua (1902-1936), por su clara ads-
cripción al lenguaje del movimiento moderno, es una de
las figuras más destacadas de la arquitectura española del
primer tercio de siglo XX. Miembro del G.A.T.E.P.A.C,
no pertenece sin embargo a ninguno de los dos focos
principales del grupo de arquitectos: frente a la intensa
actividad del "Grupo Este", organizado con mano férrea
por la ascendente figura de J.L.Sert, o la no menos inten-
sa del "Grupo Centro", con F. García Mercadal lideran-
do la gestión urbana de la capital junto a un ecléctico
grupo de arquitectos, el grupo Norte aparece como un
satélite de esa dualidad Madrid-Barcelona, legitimada su
presencia, en cualquier caso, por la calidad -y precoci-
dad- del edificio para el R. C. Náutico de San Sebastián,
uno de los iconos imprescindibles del movimiento racio-
nalista en España, proyectado por Aizpurua junto a su
socio Joaquín Labayen.
Sin embargo la faceta de un Aizpúrua fotógrafo era
casi desconocida hasta ahora, como reconoce en el artí-
culo "La mirada moderna del arquitecto J.M.Aizpúrua"
José Manuel Aizpúrua fotógrafo
La mirada moderna
Museo Nacional Centro de Arte Reina Sofía
Madrid, 2004
el arquitecto y profesor de la UPC J. Ángel Sanz
Esquide, comisario de la muestra, cuya ocasión se debe
al hallazgo de más de mil negativos realizados por el
autor entre 1929 y 1936. J. A. Sanz, que ha estudiado la
figura de Aizpúrua en diversos trabajos, ofrece asímismo
las claves para interpretar la cultura visual que en pocos
años adquiere el arquitecto, entre la nueva visión y la
nueva objetividad, a través de las publicaciones europeas
de la época, así como sus concimientos sobre tipografía
o su colaboración en la revista A.C.
En el siguiente artículo del catálogo, "Fotografía y
modernidad", Joan Naranjo sitúa la obra de Aizpúrua
cerca de la nueva fotografía de la vanguardia europea,
frente al pictorialismo generalizado de un país alejado de
personajes como Man Ray o experiencias como la
Bauhaus.
A continuación María Ángeles Aizpúrua, sobrina del
autor, presenta una detallada biografía a modo de
"Apuntes familiares". Al margen de la actividad profe-
sional del arquitecto, M.A.Aizpúrua relata con todo deta-
lle el origen familiar, la juventud del arquitecto, las aficio-
nes desarrolladas en esa burbuja elitista que era el entor-
no burgués donostiarra de principios de siglo, así como
las estancias en Madrid -cerca del fértil ambiente de la
Residencia de Estudiantes- o los viajes de estudios. De
esta manera asistimos en primera fila al recorrido vital de
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Aizpúrua, cercano a mediados de los años treinta a la
Falange, un compromiso político que resultará fatal, al
morir fusilado al inicio de la Guerra Civil.
La colección que es, en fin, el objeto de la exposición,
está compuesta por un centenar de fotografías, de factu-
ra heterogénea, que han sido reproducidas por los tirajes
nuevos de Manuel Serra a partir de los negativos y la
interpretación de unos pocos originales de la época. La
colección constituye un material excepcional para enten-
der, desde múltiples sugerencias e interpretaciones, la
trayectoria artística de un Aizpúrua que a partir de ahora
se convierte en un artista mucho menos clasificable. A
ello contribuye la acertada división del centenar de fotos
escogidas en doce "secuencias" que vale la pena repro-
ducir aquí: Nueva Visión, Rodchenko, Juego, Arquitecturas,
Retratos, Náutico, Élites, Monumentalidad y Masas,
Hedonismo-Clasicismo-Belleza, Anonimato, Sombras y Tragedia.
Sirvan como una invitación para acercarse a una colec-
ción que por fortuna -y por el esfuerzo de sus responsa-
bles- ha aparecido removiendo unos cajones.
Julio Garnica
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Entonces, una pregunta obligada: ¿por qué un libro
de diseño sobre Sert? 
Freixa reflexiona sobre esta pregunta a lo largo de los
tres apartados que componen el cuerpo central de la
obra, Sert como diseñador. En el primero, La etapa formativa,
el joven arquitecto se limita a importar aquel mobiliario
que hacía ya años formaba parte de los interiores de las
obras que aparecían publicadas en las modernas revistas
europeas que circulaban por el local del GATCPAC, de
entre ellas Das Neue Frankfurt y De 8 en Opbouw. Un pri-
mer ejercicio no llegaría hasta la joyería Roca, con el con-
trol total de los elementos interiores. Pero pronto, acero
cromado, vidrio y cactus darían paso a sillas de anea,
cántaros y cestos de mimbre. Arquetipos de lo medite-
rráneo que se instalan desde esa anhelada refundación
del movimiento moderno a bordo del Patris II. Las dife-
rencias entre lo que pudo verse en el stand del GATC-
PAC para la feria de Muestras de Montjuïc en 1933 y el
del MIDVA de 1936 no hacen más que constatar tanta
teoría. El mobiliario se ha transformado, como cambian
las personas. Evolucionan. De lo industrial a lo artesanal,
y mientras, por el camino, talismanes como el ídolo afri-
cano que nos recuerda desde su hierática mirada la
impermanencia de las cosas.
En el segundo apartado, La etapa de madurez, Sert
ensaya el modo de integrar diseño y arquitectura.
MOBILIS INMOBILITAS
Cualquier ávido lector se preguntaría el por qué de otro
libro dedicado a la obra de Sert, presentado en el que se
podría considerar como un año dedicado al racionalismo
arquitectónico de los 30 en España. Digo otro, no por
agravio comparativo, sino por orden de aparición. 
El primero se presenta como el catálogo razonado
que reúne la obra completa del que hasta el momento
conocíamos, el Sert arquitecto. El segundo se dedica al
diseñador. En el primero, cada obra se explica desde sí
misma, desde su contexto y limitaciones. Una obra autó-
noma. En el segundo, en cambio, cada elemento interior
parece evolucionar, siguiendo el estricto orden cronoló-
gico en forma de tríptico que conforma uno de los apar-
tados del libro, Sert como diseñador. A éste, le siguen dos
artículos sobre las dos casas de Sert en América -Locust
Valley (New York) y Cambridge (Massachusetts)-, finali-
zando la obra con un doble archivo, uno de diseño y otro
bibliográfico.
Firmado por Jaume Freixa y editado por Clásicos del
Diseño, Santa&Cole, la nota a introducción de Santiago
Roqueta con la que arranca el libro puede darnos algu-
nas pistas: 
Sert es el arquitecto que nos ha enseñado a vivir sin muebles.
Su arquitectura desarrolla y controla todo lo necesario [...] de
modo que sólo queda espacio para las personas y el arte
Josep Lluís Sert
Jaume Freixa
Clásicos del Diseño, Santa&Cole. Barcelona, 2005
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Chimeneas de obra de acogen múltiples objetos, estante-
rías fijas y bancos murales se reafirman en su propia
negación al mobiliario. Ante el cambio de una primera
etapa, nuestro arquitecto parece construir un mundo
fijo, estático, un nuevo sistema de coordenadas en el que
el protagonista pasa a ser el objeto que alberga. Como si
luchara contra algo. Los objetos se amontonan, se clasi-
fican o se exhiben. Pero al fin y al cabo, desaparecen en
la arquitectura. Luchar de nuevo contra otro tipo de
impermanencia. Aquella en la que lo inmóvil acoge a lo
móvil y fugaz.
Poco queda ya. Ahora es el momento de que los
objetos que Sert  ha intentado capturar durante toda su
vida, jueguen su papel, tal y como diría Malte Laurids
Brigge en sus cuadernos1. Y Freixa habla en el tercer y
último apartado de El vocabulario de los elementos menores.
Barandillas, iluminarias, escaleras, carpinterías. Casi de
forma análoga, las instantáneas que recogen los interio-
res de la Fondation Maeght, la Fundación Joan Miró y la
Casa de Sert en Cambridge, nos recuerdan a aquellas con
las que Bernhard Leitner nos enseñaba la casa de
Wittgenstein en Viena2.
Acababa Santiago Roqueta su nota a la introducción
insistiendo en que gracias a Sert se abría un nuevo cami-
no en el mundo del diseño. En uno de los croquis de la
última obra de Sert construída, la Casa Blajot, una silue-
ta humana resalta frente a un fondo de colores que alber-
ga objetos de artesanía. Junto a ellos, una pregunta:
"Blajot furniture?". En aquel espacio dibujado en alzado
sólo había lugar para aquellas dos cosas por las que Sert
luchó toda su vida: las personas y el arte. La primera y
más importante, tanto el poeta como el filósofo las
habían olvidado.
Carolina B. García
1 "Efectivamente, fue una terrible época para estos objetos somnolientos de espíritu ausente
[…]. El miedo de que un hilito de lana que sale del dobladillo de la colcha sea duro, duro y agudo
como una aguja de acero; el miedo de que este botón pequeño de mi camisa de noche sea más
grande que mi cabeza, más grande y más pesado; el miedo de que esta miguita de pan sea de
vidrio y toque el suelo y se quiebre, y la inquietud pesada de que el mismo tiempo de rompa todo,
que se rompa todo para siempre; el miedo a que ese borde desgarrado de una carta abierta sea
un objeto prohibido, un objeto indeciblemente precioso para el que ningún lugar de la habitación
sea lo bastante seguro […] el miedo de que mi cama sea de granito, de granito gris".
RILKE, Rainer Maria. Los apuntes de Malte Laurids Brigge. Alianza Tres, Madrid, 1981, p.12 y p.47.
2 Las referencias a los estudios de Wittgenstein y su casa quedan recogidos en las monografías
de Paul Wijdeveld Ludwig Wittgenstein, Architect. London, 1994; de Bernhard Leitner 
The Architecture of Ludwig Wittgenstein. A documentation. New York, 1976; de Bernhard Leitner
The Wittgenstein House. New York, 2000 y la imprescindible OIKOS, da Loos a Wittgenstein.
Roma, 1975, con los ensayos de Francesco Amendolagine y Massimo Cacciari.
288 dc
en esta muestra. Y por otro lado, recoge el papel que
jugó la organización de dos grandes exposiciones en
L'Art Nouveau, en 1895 y 1896, para promocionar la pro-
ducción que, movimientos como el "Arts & Crafts" o
talleres de joyería como Tiffany, ensayaban también un
nuevo lenguaje inspirado en la cultura oriental.
La realización de una exposición como esta implicó a
los conservadores del Van Gogh Museum de
Amsterdam y del Musée des Arts décoratifs de París,
Edwin Becker y Evelyne Possémé, respectivamente, y al
catedrático de la Minnesota University, Gabriel
Weisberg, en una labor de investigación que se propuso
hacer una revisión del material existente, tanto de piezas
como de documentos, localizados en diversas institucio-
nes, entre las que se encuentran el Musée de la Publicité
de París, el Museo de Montserrat de Barcelona y el Det
Danske Kunstindustrimuseum de Copenhague, además
de las ya citadas; todo ello con la intención de reflexio-
nar sobre la voluntad de Bing por potenciar las caracte-
rísticas en común entre el arte y la artesanía, vistas a tra-
vés de la mirada moderna de sus protagonistas.
La exposición intenta mostrar, en suma, todo un pro-
yecto auténticamente moderno -incluido en él, la inten-
ción de comercializar una producción-, que pretendía,
entre otras cosas, fabricar la identidad propia de una clase
social consolidada que buscaba ser representada por su
En el Centro Cultural "Caixa Forum" se presenta, del 7
de septiembre de 2005 al 29 de enero de 2006, la expo-
sición "L'Art Nouveau. El llegat de Siegfried Bing". Esta
exposición muestra, de manera amplia, lo que significó el
fenómeno cultural llamado Art Nouveau, término emple-
ado para referir una corriente artística, que proviene, ori-
ginalmente, de la galería creada por Siegfried Bing en
1895, para exhibir, difundir y comercializar las obras
producidas con un espíritu nuevo. Las piezas expuestas
van desde artesanías que Bing llevó a París, producto de
su viaje por Oriente en 1880, como grabados, telas 
bordadas o vasijas de cerámica, hasta obras de arte que
se produjeron con el ánimo de conformar un arte nuevo,
como pinturas y esculturas, o piezas de arte aplicado
como joyería, mobiliario y demás elementos de interio-
rismo y decoración.
Esta muestra atraviesa transversalmente los momen-
tos más influyentes de la labor emprendida por Bing y
las convergencias que tenía ésta con otras actividades
artísticas y productivas llevadas a cabo en Europa y
EEUU a finales del siglo XIX. Así pues, la exposición
hace un repaso, por un lado, de la influencia plástica que
tuvo la importación de mercancías provenientes de
Japón, China y la India, por parte de Bing, en la obra de
artistas como Van Gogh, Toulouse-Lautrec, Munch,
entre otros, y de quienes se exhiben algunas de sus obras
L’Art Nouveau
El llegat de Sigfried Bing
Caixa Forum
7 setembre 2005 - 29 gener 2006
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capacidad adquisitiva, sin que con ello se reste mérito a
los logros artísticos conseguidos en las disciplinas antes
mencionadas.
Es una exposición que intenta ilustrar la totalidad de
situaciones, voluntades e intenciones, que constituyeron
el término Art Nouveau en todos sus sentidos, más allá de
ser un simple concepto o nombre que refiera un estilo.
Es por tanto y en cierta forma, una opción en la mane-
ra de aproximarse a un fenómeno artístico, lo cual signi-
fica, en la actualidad, una alternativa en la significación
de lo a-prendido, tan habituados a asumir este tipo de
fenómenos de forma sintética y absoluta.
Aarón J. Caballero
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El análisis comparativo del Museo de Arte Kimbell
(1966-1972) en Fort Worth, Estados Unidos, y de la
Fundación Maeght (1957-1964) en St-Paul-de-Vence,
Francia, es la idea original y el fundamento de esta Tesis
Doctoral. L.I.Kahn (1901-1974) y J.L.Sert (1901-1983)
conciben una arquitectura comparable derivada del
racionalismo y basada en la formulación binaria
Tradición-Modernidad. Esta herencia se percibe a través
de las Tectónicas y Texturas de los materiales que los
arquitectos ponen en juego en estos dos edificios.
Sus arquitecturas remiten a la lógica de los ordenes
constructivos, a las conexiones viollet-le-ducianas fun-
damentadas en la racionalidad. En estos edificios las tec-
tónicas y las texturas de los materiales han sustituido al
ornamento. Los dos proyectos "antimonumentales" se
fundan en la medida humana y el orden de la luz natu-
ral. Sacan su potencia casi alquímica de la masa y del
espacio, estando los dos construidos sobre una estructu-
ra de hormigón armado visto. El Museo Kimbell se
organiza según un esquema ortogonal y ordenado que
dibuja un conjunto de elementos coronados de bóvedas
cicloides independientes. La planta de la Fundación
Maeght aparece como una imbricacion "poética" de
diferentes cuerpos construidos que se inspiran en las
variadas formas de la arquitectura popular mediterránea.
Los dos edificios integran sistemas iluminación ineditos
en la historia de la arquitectura. Una luz cenital templa-
da por reflectores para el Museo Kimbell y una luz cap-
tada mediante "trampas" en forma de cuarto de cilindro
para la Fundación Maeght quedando la articulación
estructura-luz como agente organizador de los espacios
tipo, propios de cada uno de los edificios.
Los arquitectos desvelan dos tipologías arquitectóni-
cas que corroboran la idea de un compromiso con el que
L.I.Kahn y J.L.Sert no han cesado nunca de buscar la
modernidad y formas originales a partir de las enseñan-
zas fundamentales de la historia. Obras marcadas por el
sello de la sinceridad y permanencia.
Arquitecturas derivadas del racionalismo. El Museo Kimbell de Louis Isadore Kahn.
La Fondation Maeght de Josep Lluís Sert. Tectónicas y texturas de los materiales.
Jullie Gaillard
Arquitecto. Tésis leída ETSAB-UPC
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La imagen tradicional de la casa es sustituida, en
pocos años, por otra más compleja. El inmueble colecti-
vo en altura deviene un objeto urbano cotidiano; dándo-
se uno de los pasos esenciales de la transición entre la
vida suburbana hacia la de la gran metrópoli moderna.
El espacio habitacional pasa por paulatinas adapta-
ciones calibrando usos y espacios, de modo tal que hacia
1956 pueden construirse edificios como el de
Av./Reforma, de Mario Pani: una eficaz máquina que
compacta a un colectivo dentro de un prisma, pero
donde pervive una vida íntima personal para cada habi-
tante. Dicha realización no sólo expone el saber de la
época, sino que además fue el primer inmueble en apli-
car la Ley de condominios, la cual permitió de ahí en adelan-
te, la mercantilización del apartamento como una unidad
rentable independiente desvinculada del edificio. Así
pues, se puede afirmar que la primera mitad del siglo XX
no solo instauró al apartamento moderno operativa-
mente, sino también jurídicamente, dándole un soporte
sólido y profundo dentro de nuestra sociedad actual -la
sociedad de consumo.
El apartamento moderno no se instauró en la Ciudad de
México por influencia de modelos ejemplares del
Movimiento Moderno, sino por una afectación del prag-
matismo americano. La noción del apartamento estándar
actual -compacto, confortable y funcional- proviene de
una adopción y/o adaptación de la producción corrien-
te norteamericana, que durante estas fechas realizaba
progresos significativos hacia el 'uso intensivo de la
superficie'. Del efficiency apartment se toman prestados dis-
tintos dispositivos o gadgets que permiten resolver usos
en áreas mínimas, 'reduciendo pasos' y paralelamente,
conservando la privacidad. Se desarrollan estrategias
para disminuir las oportunidades de encuentro entre
vecinos, se aminora la transmisión de ruidos, y se con-
trolan las miradas mediante sabios mecanismos arquitec-
tónicos, haciendo de la pequeña vivienda un producto 
de venta donde se garantiza algo más que una 'vida 
sin fricciones'.
Así como en la actualidad, el hacer de la época recu-
rrió frecuentemente a geometrías de estratificación con
juegos de niveles, consiguiendo una organización perfec-
cionada: las superficies de circulación colectivas se redu-
cen y el interior del apartamento puede dislocarse en dos
zonas, en planta pública y planta íntima. El 'dúplex', el
'penthouse' y el '3-2 system' son términos comunes de la
cultura anglosajona que son asimilados a la cultura mexi-
cana durante estas fechas.
La instauración del apartamento moderno en la Ciudad de México 
1925-1956
Alejandro Pérez-Duarte Fernández
Arquitecto. Tesis leída ETSAB-UPC
